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Ricard 111 
Ricard 1/1, de William Shakespeare. Direcció i adaptació: Álex Rigola. Traducció: Salvador Oliva. 
Escenografia: Bibiana Puigdefabregas. IHuminació: María Domenech. Vestuari: M. Rafa Serra. So: 
Ramon Ciércoles. Música: Eugeni Roig. Interprets: Chantal Aimée, Pere Arquillué, Lurdes Barba, 
Joan Carreras, Ivan Benet, Natalie Labiano, Francesc Lucchetti, Norbert Martínez, Alícia Pérez, 
Joan Raja, Anna Roblas, Eugeni Roig i Anna Y cobalzeta. Teatre Sant Domenec de Girona, 6 i 7 
d'octubre de 2005. 
A Álex Rigola li agrada Shakespeare com a vehicle d'espectacles que juguen amb el text i els 
personatges per vestir de modernitat les posades en escena. És un joc que li va proporcionar un 
gran exit amb un Titus Andrónicus vestit de Tarantino, i amb menys impacte un Juli César d'una 
estetica que algú va dir que s'apropava a Kubrick. A Ricord /11 es podria parlar de la influencia de 
Castorf i d'Ostermeier. Pero sigui com vulgui, Rigola aconsegueix un espectacle summament 
dinamic i brillant que no traeix la idea fonamental del Ricord /11 de Shakespeare. El tema: I'exacer-
bat desig de poder que fa que el coix i deforme duc de Gloucester assassini o faci assassinar 
qualsevol ésser huma del seu corrupte entorn que pugui entorpir-li el camí cap al poder, el desig 
de ser rei, d'esdevenir Ricard 111. El protagonista de I'espectacle de Rigola és un mafiós actual que 
vol ser I'amo d'un pub occidental, d'un bar on els personatges de la tragedia historica adquirei-
xen I'aspecte de macarrons i putes d'un clan familiar mafiós, en un ambient d'alcohol i droga, en 
un entorn a I'estil amerid deis anys vuitanta, amb peep-show inclos. Excepte alguns fragments 
del text que es diuen donant-Ios el relleu classic, tot esta passat de la ratlla, encara que aquest fet 
es justifica per la intenció de la posada en escena. El bar té un racó per als músics -i gairebé 
sempre hi sona alguna música en directe-, una escala que porta a un nivell superior on trobem 
mig espai ocupat per una finestra vermella i una gran pantalla que sovint forma part de I'acció, 
una acció energica, dinamica, trepidant, plena de ritme i que, no obstant aixo, deixa sentir Shakes-
peare i la seva reflexió sobre la violencia generada pel poder. Podria haver-hi més intensitat 
emocional en molts passatges del text, pero I'espectacle seria un altre. 
La violencia generada pel poder és una qüestió malauradament eterna i especialment actual. 
Rigola parla en el programa de ma de la massacre entre estudiants a I'escola americana Columbine 
i pregunta si avui no estem educant els joves europeus de manera que Columbine pugui esde-
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venir normal i que aquells fets puguin passar també aquí. I també ens recorda al comen<;:ament 
del espectacle la idea kantiana qu I'educació es rep sobretot de la societat. 
L'espectacle és 5hakespeare acompanyat de tant en tant del Ilenguatge actual, de la música 
contemporimia, d'una agresslva caricatura deis personatges. Hi ha en tot moment una coreogra-
fia molt dinamica i ben miHimetrada i alguns moments musicals especialment brillants. Des del 
«N e me quitte pas» del comen<;:ament fins a I'esplendid moment d «5ympathy for the devil» 
que canta molt bé Joan Carreras (esplendid en tot moment com a Buckingham, amb I'aparen<;:a 
d'una caricatura de personalge deis Monthy Piton). La representació és un treball d'equip en el 
qual tots els actors estan en ellloc que els ha posat Rigola, i tots ells fan bé els papers. mostren 
una enorme energia física i serveixen la seva caracterització. Pere Arqulilué, en el papel' de 
Rlcard 111, potser és un deis actors que menys s' extl-allmiten, pero funciona prou com a centre de 
I'espectacle. L'espectacle acaba abans del final del texto No deixa Iloc a cap esperan<;:a, només ens 
delxa Rlcard 111 Implorant un cavall: «el meu regne per un cavall». 
No som davant un espectacle classic de 5hakespeare, som davant un espectacle de Rigola. 
5era un eXIt. 
Ricard 111, de William Shakespeare, adaptada i dirigida per Alex Rigola, es va poder veure 
els die s 6 i 7 d'oáubre al Teaue Sant Domenec de Girona i del 27 d'oáubre al 4 de desembre 
a la Sala Fobia Puigserver del Teatre Lliure. 
(Ros Ribas) 
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L'idiota, darrera nit 
Cidiota, darrero nit, de Zéno Banu (a partir de Dostoievski). Traducció: Philip Rogers. Direcció: 
Antonio Simón. Escenografia i iHuminació: Paco Azorín. Interprets: Caries Sanjaime i Óscar Intente. 
Sala La Planeta de Girona, 8 d'octubre. 
Zéno Banu (1959), escriptor conegut sobretot per la poesia i els assaigs, és autor d'aquesta 
adaptació teatral del pensament de Dostoievski a partir de L'idiota, que n'és una bona síntesi. El 
text parteix del darrer capítol de la novel'la i a partir d'aquí I'explica tota. És la conversa deis dos 
germans, Rogojine i Myshkine, dos personatges que es podrien identificar amb els germans 
Karamazov, el primer amb Dimitri i Ivan, Myshkine amb Alexis, i potser per I'epilepsia amb altres 
personatges de Dostoievski. El tema de I'obra és una preocupació constant de Dostoievski: el 
triomf del malo potser la indiferencia entre el mal i el bé.A I'escenari, només hi veiem dos per-
sonatges, els esmentats Rogojine -paradigma del mal- i Myshkine -el bo, I'idiota, tal vegada 
Jesucrist-. Pero el protagonisme el té el personatge absent, Natasha, la dona que ambdós 
estimen i que a partir de la classe d'amor que per ella senten i de la manera com es mani-
festa defineix tots dos germans i catalitza I'enfrontament entre el bé i el mal. El sentit especític a 
L'idiota és, pero, la unió final entre els germans, abrac;ats i abocats a la mort després de fer «ju-
gar» el pensament amb la possibilitat morbosa d'allitar-se tots dos a cada costat de la Natasha 
morta, assassinada per Rogojine. 
En un espai escenic presidit per dues butaques i amb les parets cobertes de fragments del 
Crist de Holbein, Óscar Intente dóna aires de bon vivant sense escrúpols al seu Rogojine, i I'actor 
valencia Caries Sanjaime mostra un Myshkine epileptic, espantat, titubejant, un ésser fora d'aquest 
món, que com un espectre visita el seu germa. I en cada visita, com una puntuació del ritme, en 
arribar pregunta «Natasha, és aquí?» I també com un element rítmic, es repeteix en cada escena 
el dialeg «No encendries una espelma?», i la resposta de Rogojine, «no cal».Tots dos germans 
ens mostren la desintegració absoluta, ellloc on la raó i la follia es nodreixen I'una de I'altra. 
I com a substrat d'aquesta humanitat enfrontada, el cos assassinat de Natasha és el símbol del 
desig d'amor deis dos personatges, tal vegada, allo que els dóna identitat. 
És un espectacle de text i d'interprets, ben fet i ben interpretat, que ens mostra el pensament 
de Dostoievski a Cidiota d'una manera seriosa, pero plena d'amenitat. Enmig de la frivolitat teatral 
que ens envolta, és estimulant trobar un espectacle que faci refiexionar sobre el nostre món, sobre 
la confusió constant entre la violencia dominant i perversa i la puresa de I'esperit virtuós i bo. 
La deshumanització com a metamorfosi 
Metamorfosis. Textos:Javier Daulte. Direcció artística: Álex Ollé (La Fura deis Baus). Dramatúrgia, 
direcció d'actors i iHuminació:Javier Daulte i Álex Ollé.vídeo: Franc Aleu i Emmanuelle Carlier. 
Escenografia: Roland Olbeter. Espai sonor i música: Josep Sanou. Actors: Ruben Ametllé, Angelina 
Llongueras, Artur Trias, Sara Rosa Losilla i Isak Freís.Teatre Sant Domenec de Girona, 1 3, 14 i 15 
d'octubre de 2005. 
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La Fura deis Baus, a causa de la diversificació que han fet durant la darrera decada, ens 
sorpren ara amb un espectacle que explica una historia que té un argument que diu basar-se 
-i lIunyanament ho fa- en un text classic: La metamorfosi, de Kafka. 
Es tracta d'un espectacle que inclou actors de teatre aliens a I'estil «fu re ro», que mostra la 
fugida endogena d'un jove empleat a les taquilles del ferrocarril, fill d'una famOia convencional, 
d'un pare, una mare i una germana que I'estimen, un jove que no es pot adaptar a la rutina i la 
convencionalitat i que s',úlla a la seva habitació d'una manera progressivament radical fins a 
transformar-se en una mena de bestiola, de persona animalitzada, allunyada de la humanitat. La 
progressió en l'a:¡'llament es correspon amb diferents actituds d'una famOia que primer vol com-
prendre'l i ajudar-Io, pero que progressivament també se n'allunya fins a desitjar-ne la desapari-
ció, fins a un melodramatic assassinat del fill en mans de la mareo Com a contrapunt, un altre 
personatge, company de feina del fill, apareixera a la casa per ocupar d'una certa manera el Iloc 
del fill, per provocar el pas de la infantesa a I'adolescencia de la germana, per fer també el 
contrapunt de la fugida, en aquest cas exogena, cap afora, marxant del seu món per buscar un 
destí millor. Artur Trias i Angelina Llongueras fan uns pares molt c re'¡bl es, i la nena, Sara Rosa 
Losilla, mostra bones qualitats d'actriu. El protagonista és Ruben Ametllé, Gregor; el noi que es 
transforma en un ésser deshumanitzat i animalesc. 
En I'obra, s'hi mostra I'estetica habitual de la Fura, com ara en la gesticulació corporal sovint 
violenta del protagonista. 1, com és habitual en els espectacles d'aquest grup, I'espai escenic i el 
vídeo en són protagonistes. Un gran cub de vidre, I'habitació del fill, és el centre de I'escenari. 
Esta envoltat per una gran pantalla de vídeo en la qual I'acció s'amplifica o es completa en una 
interacció perfecta. La resta la conformen quatre taules mobils que formen I'espai de la famOia. 
La música, tot i formar part d'aquest espectacle, hi té poca importancia. 
I molt poca cosa és el text que Daulte ha escrit per a aquest espectacle. 
Tot funciona bé. Pero hi sobren trenta minuts deis noranta que té I'espectacle. Hi falta 
energia, perque Metamorfosis no té ni el ritme ni I'energia que acostumen a tenir els bons es-
pectacles de La Fura. Hi manca tensió interna i hi sobra el to de melodrama. 
La proposta té interes i pot tenir exit, pero no és un espectacle reeixit. 
Un petit tresor 
Cilla del tresor. Proposta escenica de Joan Banril i Joan OIlé. Direcció:Joan Ollé i Ester Nadal.lnterprets: 
Isabel Bres, Georgina Cardona i Karla Junyent. Sala La Planeta de Girona, 15 d'octubre de 2005. 
«L.:illa del tresor» és un programa de televisió que cada diumenge podem veure al canal 33, 
un programa diferent, basat en petits acudits de tipus inteHectual, de jocs amb les paraules i les 
imatges, d'un humor ironic que a vegades s'acosta a una estetica dada i que presenta personat-
ges d'una manera molt allunyada de I'entrevista televisiva. 
Joan Ollé ha creat un petit gran espectacle, amb una estetica molt propera a la del programa 
televisiu, que amb uns elements mínims, pero perfectes, aconsegueix seduir-nos. 
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Tres actrius elegants, durant una hora, ens fascinen amb petits gran s jocs de paraules, amb la 
sonoritat deis mots, amb el sentit que a partir del joc adquireixen a poc a poe. Es tracta única-
ment d'un joc de paraules, de diferents successions que corresponen a una successió de núme-
ros, de síHabes, de Iletres correlatives, de frases fetes encadenades.1 tot plegat ho fan tres actrius 
vestides de negre i amb talons alts, que es mouen discretament i tranquiHa entre un sofa vermell i 
dos faristols, i que gesticulen de tant en tant amb els dits, amb les manso A vegades canten baixet, a 
vegades reciten Neruda amb la tonada deis nens que canten la loteria de Nadal, a vegades canten 
«Paraules d'amorl).Tenen el to d'una indiferencia fingida, d'una quotidianitat allunyada de qualsevol 
paraula dramatica, pero tenen un to, una actitud i un gest que semblen casuals, pero que són 
perfectament mesurats i clars. Lobra no té un fil argumental aparento pero tot tlueix, amb un sen-
tit ben ciar, del principi al final de I'espectacle, del número u a la successió de «últims». 
És una poesia de la paraula que manté un fil estrany i un ritme dramatic on sembla que tot 
sigui un joc de casualitats. Pero tot esta pensat i mesurat, tot ens arriba amb la mesura perfecta 
d'un teatre que podríem anomenar de «cabaret inteHectual» d'avui. Perfecte per a una petita 
sala com és la Planeta de Girona, per a qualsevol teatre confortable i petit de Barcelona. És un 
estil d'espectacle que sembla que només Joan Ollé podria haver creat. És la diferencia capa¡;: 
d'aconseguir un gran exit si es programa en temporada. 
El teatre argentí a Temporada Alta 
Automotics. Autor i director: Javier Daulte. Interprets: Evelyn Arévalo, Belén Bouso, Roser Bundó 
Baudel, Jordi Centelllas, María Cirici, Joan Dausa, Barbara García, Mireia San martín i Jordi Vaqué. 
Sala La Planeta de Girona, 12 d'octubre de 2005. 
Lo estupidez. Autor i director: Rafael Spregelburd. Escenografia: Óscar Carballo. Música original: 
Nicolás Varchausky. Interprets: Héctor Díaz, Andrea Garrote, Mónica Raiola, Rafael Spregelburd 
i Alberto Suárez. Al Teatre de Salt, 14 i 15 d'octubre de 2005. 
Que el teatre a Argentina és tota una altra cosa ho sabem de fa molt de temps. La vitalitat 
teatral de Buenos Aires és difícil trobar-Ia a altres ciutats del món. I quan vénen aquí autors i 
directors joves i investigadors com Javier Daulte i Rafael Spregelburd no és estrany que tinguin 
un gran exit entre nosaltres. De fet, Daulte ja és un habitual deis nostres teatres des d'aquells 
Gore (2000) o Bésome mucho (2003) que ens van seduir. 
Daulte 'ha estat una mica protagonista d'aquesta Temporada Alta gironina, que cada any 
millora el nivell, ja for¡;:a consolidat des de fa anys. No només ha estrenat Automotics, sinó que és 
responsable del text Metamorfosis de La Fura deis Baus. 
El teatre de Javier Daulte té una estetica extralimitada, un ritme violent, uns arguments 
rocambolescs, i a Daulte li agrada incloure entre els personatges éssers diferents, d'altres plane-
tes, no humans, sovint amb el proposit de fer-nos veure les miseries de la nostra societat o els 
diferents vessants del progrés. 
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Automoties va ser un encarree de l'lnstitut del Te at re de Terrassa per a un taller de quart eurs 
d'interpretació. Els interprets són nou estudiants, nou bons actors i actrius. El pretext de la 
historia és la preparació d'un taller practie de cieneies acarree d'un grup de cine joves. La clau 
sera trobar el projecte ideal per guanyar el primer premio La primera part de I'espectacle mostra 
la vida i I'entorn d'aquests estudiants i fa veure la dificultat de comunicar amb les paraules, la 
buidor de la paraula que omple la relació sense dir res. Aquesta és una de les reflexions que fa 
Daulte: la dificultat de dir, la impossibilitat de dir. En un espai pie d'andromines, d'objectes tren-
cats, vells, gairebé tots inservibles, hi ha també tres maniquins, tres figures humanes inanimades i 
estatiques, un actor i dues actrius que saben estar-se absolutament immobils durant gairebé tot 
I'espectacle. Pero aquests no-humans protagonitzen I'experiment, el taller. Els nois troben la 
manera de fer-Ios parlar i moure's mecanicament. Els no-humans saben fer preguntes, intervenen 
en les converses, en els problemes deis nois i les noies del taller, als quals s'afegira una germana 
d'un d'ells que ens connecta amb I'exterior, amb un món de dificultats d'una dimensió molt més 
greu en aparenc;:a que els problemes del taller. Pero com passava amb els robots que va introduir 
Karen Capel en !'obra R.u.R., els no-humans plantegen problemes i els humans no podran con-
trolar-los les reaccions. Aquesta es la qüestió que planteja brillantment Daulte: hi ha realment 
gaire humanitat al món? No som tots nosaltres eonseqüencia d'una mecanització de la societat 
actual? No som tots plegats, com els robots, éssers meeanitzats incapac;:os de donar sentit a les 
nostres paraules sovint buides de contingut? 
Tot aixo Daulte ens ho serveix amb un ritme teatral dinamic que acumula vertiginosament 
escenes comiques plenes d'ironia punyent, també de tendresa, també d'una violencia no gaire 
amagada. El final és logic, brillant i concís. La sorpresa ens porta a una altra sorpresa, d'escena en 
escena, amb un humor constant, una reflexió interna, i un espai escenic i una coreografia que 
constitueixen el senyal d'identitat teatral de Javier Daulte. 
O potser és comú en alguns aspectes a altres creadors teatrals de la mateixa generaeió. A Lo 
estupidez, de Javier Spregelburd, també hi ha un ritme trepidant, un moviment d'actors harmonic, 
també hi ha -i potser de manera molt més manifesta- una acció extremadament dinamica. 
Lo estupidez va ser Premio Tirso de Molina 200~, i aquell mateix any es va estrenar a Buenos 
Aires. Forma part d'una heptalogia de I'autor, basada en Hieronymus Bosch, dedicada als pecats 
capitals i que el grup va comenc;:ar el 1997. Lo estupidez tracta de la cobdícia, i ho fa a partir del 
món de I'art, de I'anecdota basada en la compra d'una pintura, la qual cosa permet també una 
reflexió sobre el sentit i el valor de I'art, els artistes contemporanis, el mercat negre de I'art. 
Cinc fabulosos interprets -un d'ells el mateix Spregelburd- donen vida a vint-i-cinc perso-
natges en una transformació constant o «fregolisme», que no solament inclou I'aspecte físic, sinó 
també el canvi de personalitat en cada personatge, que a vegades inclou nns i tot la manera de 
parlar. Són canvis que es produeixen en pocs minuts, en unes sortides i entrades rapidíssimes 
que porten I'actor d'un personatge a un altre. Cinc extraordinaris actors argentins fan una feina 
dura i brillant, i mostren una gran complicitat amb I'espectacle. 
Tot passa en una habitació d'un motel de Las Vegas. Un continu de situacions aparentment 
diferents i sense connexió tenen coherencia al lIarg de I'espectacle i mostren una estructura 
dramatica cohesionada, perfecta, geometrica. És una mena de vodevil coral, pie d'aparents des-
proposits, pie de dinamisme i d'una comicitat inteHigent. És potser una peHícula de Tarantino 
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plena d'humor i portada a I'escenari. Cinc histories que s'uneixen i que inclouen tocs de teatre 
de I'absurd i una estetica de comic. 
La idea central del text es basa en la corba de Lorenz, en les estructures caotiques de la física, 
en el caracter entropic de I'acció i de la vida, en la matemática del caos, la matemática aleatoria. 
I en aquella frase científica que diu que quan les ales d'una papallona es mouen a Pequín, a 
Europa en notem les conseqüencies. És la logica d'allo que en aparenc;:a no té logica. Són regles 
de I'atzar que uneixen diferents histories: la de dos policies homosexual s, la d'uns amics que 
estan de vacances, la d'uns assassins sicilians, la d'una noia que es mou en cadira de rodes: tot 
plegat al voltant deis diners. 
No diré que les gairebé quatre hores d'espectacle es facin curtes i fins i tot crec que malgrat 
la perfecció de I'estructura, tal vegada el públic agraeixi una durada una mica més redu'¡'da, pero 
la veritat és que tot Iliga d'una manera tan solida que difícilment algú marxa de la sala abans del 
final. Aquesta obra és un gran text, una interpretació virtuosa, un espectacle exceHent. 
A Electra le sienta bien el luto 
A Electro le siento bien el luto. Autor: Eugene O'Neill.Versió i direcció: Mario Gas. Escenografia: 
Antonio Belart i Mario Gas. IHuminació: Carlos Lucena i Mario Gas. Banda sonora: Roc Mateu i 
Orestes Gas. Interprets: Constantino Romero, Maru Valdivielso, Mónica López, Ivan Hermes, 
Maruchi León,Albert Triola, Mario Gas, Emilio Gutiérrez Caba i Ricardo Moya.Teatre Sant Domenec 
de Girona, I I de novembre. 
Sembla que Mario Gas ha volgut explorar la qüestió deis atrides i ja que feia l'Orestiodo ha fet 
també aquesta obra d'Eugene O'Neill que trasllada els fets a Nova Anglaterra, a l'America de la 
guerra civil. Els personatges canvien de nom, pero mantenen les relacions: el general, el seu fill, la 
filia, I'esposa, I'amant de I'esposa i un parell de personatges aliens a la trama mítica més algun 
personatge «del poble». El que passa és que les passions no són les mateixes en el mite grec que 
en el teatre deis anys trenta del segle passat. El sentiment tragic es transforma en autodestrucció 
freudiana, les fúries esdevenen sentiments de culpa. A més a més, els vencedors de la guerra 
arriben victoriosos pero completament traumatitzats. Són qüestions, en especial la impossible 
superació del sentiment de culpa, que aquí s'apunten i que I'autor empra en profunditat en 
algunes de les obres posteriors, i especialment en les que giren entorn de l'alcoholisme.A Electro 
le siento bien el luto (1931), els atrides es converteixen en els Mannon, Egist és Adam Brandt, i 
amb ells, trobem dos germans que són símbols d'una possible «normalitat», i com he dit, alguns 
personatges «del poble». D'altra banda, I'argument tragic i la culpa d'Electra -aquí Lavinia-
s'ampliara amb el tragic i indu'lt su'l'cidi d'Orin (Orestes). El mal i la culpa, I'assassinat i I'expiació, la 
casa deis morts on Lavinia (Electra) haura d'acabar els dies, envoltada per la insuportabilitat del 
sentiment de culpa, víctima del fat, de les Erínies. 
Mario Gas diu en el programa de ma que ha intentat accentuar el to tragic i portar-lo a una sín-
tesi, comprimir-lo, essencialitzar els contlictes i endinsar-se en I'abisme existencial deis personatges. 
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El resultat és desigual. L'enorme casa blanca amb tres portes i escales que baixen fins a la 
platea, tot dominat pel blanc i la iHuminació brillant, té una majestuositat que sembla excessiva. 
L'acció passa en escenes que, en acabar; deixen pas a I'obscuritat acompanyada de solemnes 
interludis musicals; pero aquest efecte, en lIoc de subratllar; sovint avorreix i baixa la tensió de 
I'espectador. .. , que tus. D'altra banda, aquesta música, de tant en tant, més que una tragedia ens 
suggereix una peHícula de misteri.Tot és tan fred que ens sembla irreal. Potser Mario Gas intenta 
amb aquest efecte fer més lent el tempo per accentuar el to tragic, tal vegada vulgui donar-nos 
una mirada distanciada, pero sovint tot plegat ens pot arribar a semblar un «culebrot», cosa que 
evidentment es podria suggerir a partir de I'anecdota tragica deis atrides, pero que no sembla 
pas ser I'objectiu d'aquesta posada en escena. 
La cosa pitjor de I'espectacle, pero, és I'avorriment que provoca en el públic, meravellat 
potser visualment pero poc interessat en I'anecdota. Es fan lIargues les dues hores de la primera 
part, i, a la segona part, hi trobem un estrany canvi de to, amb unes darreres escenes (especial-
ment I'escena final de Lavinia) que posseeixen un to turmentat i melodramatic. Lavinia (Electra) 
posse'ida pels morts, entrant a tancar-se a casa, permet el 1Iu'I'ment de Mónica López, que no havia 
estat gens brillant a la primera part de I'espectacle. En conjunt es pot parlar de solvencia en el 
repartiment actoral, pero no pas d'harmonia de conjunt. Actors com Constantino R-omero o 
Mario Gas ens semblen veus que es mouen amb uns moviments massa rígids, mancats d'expressivitat. 
Molt correctes són les interpretacions de Maru Valdivieso i d'Emilio Gutiérrez Caba. Albert 
Triola, pero, sembla una caricatura del seu personatge, i Ivan Hermes resulta massa estrident. 
A Electro le siento bien el luto és un text important i té un interes que avui es manté absolu-
tament vigent. Una altra cosa és la posada en escena, que es queda entre la voluntat de ser un 
gran espectacle i la impossibilitat d'arribar a ser-ho. 
Dansa-teatre, teatre-dansa.josef Nadj 
Petit psoume du motin. Coreografia: Josef Nadj. Interprets: Dominique Mercy i Josef Nadj. Teatre 
de Salt, I I d'octubre. 
Si els espectacles de Pina Bausch es defineixen com a dansa-teatre, molts deis de Joseph 
Nadj podrien definir-se com teatre-dansa. Em refereixo a espectacles com Les sept peoux de 
I'élephont -va ser el nostre «descobriment» de Nadj al barceloní Mercat de les Flors el 1988-
com Woyzeck, com Les philosophes -que ens meravella a Avinyó el 2001- o fins i tot com Le 
cri du comoleón. Pero Nadj també ens ofereix espectacles més propers a la dansa que al teatre, 
com Le temps du répli, del 1998, o com aquest bellíssim Petit psoume du motin que Nadj coreografiá 
I'any 1999 per a Dominique Mercy -un deis grans ballarins de la companyia de Pina Bausch-, 
i que des del 200 I , a la Biennal de Venecia, es convertí en un espectacle ballat per Mercy pero 
també per Nadj, nascut a la Voivodina i que des del 1995 és director del Centre Coreografic 
Nacional d'Orleans. 
Petit psoume du motin és, en primer lIoc, un espectacle d'una be Ilesa extraordinaria, allunyat 
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Dominique Merey i Josef Nadj, interprets de Petit psaume du matin. 
(Birgit) 
de les convencions de la dansa, absolutament modern. En aquest fet esta I'atractiu que té per al 
públic, pero, per descomptat, és molt més que un espectacle plastic interpretat per dos grans 
ballarins, de gran fon;:a i impacte i d'una edat - més enlla deis cinquanta- poc habitual en 
espectacles de dansa. 
En primer Iloc, en destaca la fisieitat, les imatges que es creen a I'escenari, absolutament 
allunyades de qualsevol estetica visualment plaent, unes figures de geometria distorsionada, de 
fo n;:a , de masculinitat, al capdavall. en el sentit més tradicional del terme. 
Pero, evidentment, I'espectacle va molt més enlla i en espais imaginaris ens ofereix el eamí 
iniciatic de dos éssers que es busquen a ells mateixos per tractar després de comunicar amb 
I'altre, i per finalment emprendre junts un viatge d'espiritualitat. S'hi fa una mirada d'unió entre 
religions Uosef Nadj és el personatge que representaria el eristianisme i Dominique Merey 
s'acostaria a I'orientalisme). El fil argumental, intencionadament críptic, ens remet a una simbolo-
gia rel igiosa en la qual el pa i el vi apareixen com a coordenades del sentit últim de I'espectacle, 
essent el pa al lo inabastable que causa un magnífic solo d'angoixa de Merey, i la prohibició de 
parlar materialitzada en unes venes que els tapen la boca, un element que es dissoldrá en el vi. 
A I'escenari, una taula i algunes cadires, dues escombres magiques que serviran pertrobar els 
materials de canvi.1 una música amb freqüencia de vents i percussions que subratllen I'orientalitat 
de la proposta i que alterna amb la solemnitat deis silencis. 
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Petit psaume du matin ('Linici del dia') és un espectacle amb dimensions simboliques que, a 
la vegada, es pot contemplar amb frukió només a partir del seu embolcall de be Ilesa plastica i 
sonora. ExceHent. 
FER EL PES 
Francesc Foguet i Boreu 
La tomo de Lo torna, d'Albert Boadella. Dramatúrgia i espai escenic:Albert Boadella. Direcció: 
Albert Boadella i Llu(s Elias.lnterprets: Elies Barbera,Aina Calpe, Marta Fernández, Miquel Gelabert, 
josue Guasch, Guillem Motos, Llu(s Olivé, Pau Sastre i javierVillenaVestuari: Els joglars.IHuminació: 
Bernat jansa. Mascares: Ana Rottier. Caracterització:Toni Santos. Ajudants de direcció: Marc An-
gelet i Francesc Márquez.Teatre Romea, I I d'octubre de 2005. 
La represa de La torno, un deis muntatges emblematics d'Els joglars, és una not(cia molt bona. 
Albert Boadella, bufó oficial del regne, ha sabut trobar, com sempre, el moment més avinent per 
recuperar un muntatge que, el 1977, en pie procés transaccional, causa tant rebombori poli-
ticomilitar: prohibició de I'obra per I'estament castrense, empresonament de Boadella per injú-
ries a les forces armades, processament de la resta de membres de la companyia, etc. Lepisodi 
ha estat abordat, des de I'optica del mateix Boadella, a El cas Boadel/a. Desventures d'un joglar en 
temps de transició (1998), d'Oriol Malló, i a Memories d'un bufó (200 1), del mateix director d'Els 
joglars. 1, com no podia ser altrament, tampoc no deixa de causar enfrontaments, desencontres 
i controversies virulents que, adés i ara, constitueixen un autentic aliment espiritual per a I'au-
toanomenat artista «acrata conservador». 
En I'actualitat, la recuperació del muntatge ha generat una nova polemica, molt més prosaica, 
pero prou simptomatica, sobre els drets d'autoria que reclamen alguns exmembres de la com-
panyia. Lestrategia bufonesca de Boadella li permet no tan sois d'apropiar-se, amb dret o sense, 
d'un material dramatúrgic que, aleshores, es reivindicava com a creació col'lectiva, sinó que fa 
possible de recrear La torno amb I'afegit d'una nova <<torna» que actualitZa I'obra i la projecta 
sobre un present que, o bé s'entesta a aplaudir de manera encomiastica I'aspecte modelic de la 
Transició, o bé comenr;:a a qüestionar-Io críticament a fons. La torna de La torna, malgrat les 
aparences, s'inscriu en la primera via,. la revisionista. Les paraules bufonesques de Boadella al 
programa de ma són prou eloqüents: es pot situar alegrement I'exercit i la guardia civil com a 
«garants del sistema democratic?» 
De les dues trames de La torna de La torna, la que enllar;:a amb I'actualitat (la segona 
torna) li ha quedat, a Boadella, molt més estovada i meH(flua que la primera. Gairebé tres deca-
des no passen endebades. La torna satiritza amb cruesa i encert dramatics uns estaments mili-
tars que van engiponar-se una <<torna» propagand(stica de I'execució de Puig Antich. La segona 
<<torna» ens acara als fantasmes del coronel que va ser el principal responsable de I'execució pel 
garrot del polones Heinz Chez. La «comedia de mascares» de la primera torna, una esplendida' 
lIir;:ó de dramatúrgia, moviment, gestualitat, tractament de I'espai i eficacia escenica, es converteix 
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